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Desde el año 2000, la galería de arte Serpentine Gallery, en Kensington Gardens, Londres, 
encarga cada año a un arquitecto el diseño y construcción de un pabellón que se expondrá 
durante el verano. La Serpentine Gallery escoge a arquitectos de renombre que aún no tengan 
obra construida en el Reino Unido, para que los británicos puedan conocer de primera mano el 
trabajo de dicho arquitecto y disfrutar de su arquitectura en terreno nacional, en vez de tener 
que viajar al extranjero. 
Los Serpentine Pavilions se han convertido en una parte fundamental para la programación de la 
Serpentine Gallery y también para la arquitectura contemporánea, al ser unas piezas 
enormemente mediáticas, llegando a convertirse en un catálogo de obras de los arquitectos más 
influyentes del momento. Con el paso de los años estos pabellones han ido ganando fama 
internacional hasta el punto de ser visita obligada en Londres durante el verano para 
arquitectos, artistas, diseñadores y público en general.  
En el presente trabajo se realiza un acercamiento a cada una de estas obras de arquitectura. 
Primero se hace una descripción formal de cada pabellón que nos permite conocerlo en 
profundidad. También se analiza desde un punto de vista programático, para conocer sus 
necesidades de uso, necesidades de programa, que actos se llevan a cabo en el pabellón, como 
se usa el pabellón… De los análisis de los pabellones extraeremos información para concretar 
que tienen en común y en que difieren los pabellones. De estos puntos comunes podemos 
conocer que requisitos establece la Serpentine Gallery a los arquitectos a la hora de diseñar los 
pabellones. 
Sin embargo, al hablar de la Serpentine Pavilion en los medios, se hace hincapié únicamente en 
el arquitecto y en la expresión formal del pabellón como mero objeto que se expone a si mismo. 
También se indaga en otros aspectos la programación de la Serpentine Pavlion que pueden 
resultar muy interesantes como la selección del arquitecto, la financiación del pabellón, sus 
patrocinadores, su venta posterior, los actos que se llevan a cabo en él, etc. 
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Planteamiento y justificación: Los Serpentine Pavilions 
A lo largo de mi formación en la Universidad, donde empecé con escasas nociones sobre 
arquitectura hasta el momento actual donde continúo en el proceso de aprendizaje, he ido 
descubriendo muchas cosas de la arquitectura contemporánea gracias no solo a las clases y a los 
profesores, sino también a las subscripciones a newsletters de páginas de arquitectura, a seguir 
a blogs de internet sobre temas concretos de arquitectura y a ojear artículos de revistas.  
En estos medios siempre se habla de todo tipo de obras, aunque algunas siempre inspiran más 
interés y por tanto se habla mucho más de ellas, como por ejemplo las de arquitectos en el 
estrellato o grandes proyectos de grupos inversores… Pero en los inicios del verano, todos los 
años, sobresalen de manera notable respecto al resto de publicaciones las que tienen como 
tema central los pabellones de la Serpentine Gallery. 
Cuando surgió la oportunidad de profundizar en los pabellones de la Serpentine Gallery como 
tema central, me pareció que era la ocasión para poder analizar todos los pabellones y conocer 
lo que gira en torno a este programa de arquitectura. 
Los Serpentine Pavilions son hoy día un programa clave e importantísimo de la arquitectura 
contemporánea, en un sentido muy mediático de la arquitectura, en parte motivado por el gran 
renombre y fama de los arquitectos que participan año tras año. Arquitectos mundialmente 
conocidos como Zaha Hadid, Libeskind, Niemeyer, Ito, Gehry, entre otros, que en el presente 
trabajo se abordan. 
La Serpentine Pavilion forma parte de la programación que la Serpentine Gallery organiza de 
forma anual. La Serpentine Gallery es una galería de arte situada en Kensington Gardens, 
Londres, fundada en 1970 por el Consejo de las Artes de Gran Bretaña. La galería se dedica a 
organizar exposiciones de los artistas más relevantes e innovadores del momento y a la difusión 
de las artes. Fue en el año 2000, con la construcción de un pabellón por parte de Zaha Hadid 
para una cena institucional cuando la Serpentine Gallery y su dirección se involucraron en la 
promoción y la difusión de la arquitectura dando inicio a los Serpentine Pavilions. El programa 
consiste en el encargo por parte de la galería de un pabellón efímero que será expuesto en los 
meses de verano, normalmente entre finales de junio y principios de octubre junto a la sede de 






Los objetivos de este trabajo son: 
En primer lugar, indagar en el origen y la organización de la Serpentine Gallery y de sus 
pabellones estivales. 
Realizar un análisis de cada uno de los pabellones. Desde un punto de vista formal y 
programático. Se pondrá especial énfasis en cómo se utilizan los pabellones para los distintos 
actos que se celebran en ellos, y qué relación hay entre dichos actos y la obra de arquitectura.  
Interpretar los datos extraídos del análisis de los pabellones para ver las distintas miradas y 
aportaciones arquitectónicas, si las hubiere, para posteriormente clasificarlos. 
Esclarecer la segunda vida de los pabellones, quién los ha comprado y cuál es su ubicación 







Metodología y estructura del trabajo 
En primer lugar, para la realización de este trabajo hay que aclarar que no se ha ido a visitar in 
situ ninguno de estos pabellones. Respecto al pabellón de este año cuya apertura el pasado 23 
de Junio, fue anunciada pocos días antes, era una fecha demasiado avanzada como para 
organizar a tiempo una visita para conocer de primera mano la obra en cuestión.     
Por tanto, el acercamiento a estas obras arquitectónicas se ha hecho mediante una 
documentación audiovisual, fundamentalmente fotografías y vídeos, y la documentación gráfica 
aportada por los distintos autores en sus monografías y páginas web. Las fotografías y los vídeos 
son en su mayoría del pabellón terminado, aunque también han sido de apoyo la 
documentación gráfica del proceso de construcción. Han sido de especial importancia aquella 
documentación en la que se mostraba el pabellón en uso, con visitantes.  
Para comprender la arquitectura en profundidad debemos saber cómo se usa, cómo el 
arquitecto plantea el modo en que se usan los espacios que ha diseñado. Esto engloba la manera 
en que el programa está resuelto en el edificio, como la gente se apropia de los espacios y 
conocer cómo se organizan espacialmente los pabellones en los distintos actos de la Serpentine 
Gallery. 
También se ha realizado un vaciado de información publicada en de diversas fuentes, 
monografías, tesis doctorales, trabajos fin de máster y páginas web. Entre las web caben 
destacar la página oficial de la Serpentine Gallery, las de los arquitectos participantes en la 
Serpentine Pavilion, y aquellas webs especializadas en arquitectura de gran difusión como son 
Plataforma de la Arquitectura o Dezeen. 
Paralelamente, se ha contactado por correo electrónico con la Serpentine Gallery y con el 
estudio de Arquitectura Selgascano, al ser los únicos españoles que han participado en la 
Serpentine Pavilion. Del estudio de arquitectura español, a pesar de la insistencia, no obtuve 
respuesta, pero la galería respondió a las preguntas realizadas el 2 de julio a través de Melissa 
Blanchflower, comisaria de la exhibición. 
Se ha realizado un diagrama donde se recogen los datos aportados en el apartado 1. Este 
diagrama está organizado señalando de dentro hacia afuera, el órgano directivo, los principales 
patrocinadores de cada pabellón, las colaboraciones de ARUP y Balmond que han sido muy 
importantes en la Serpentine Pavilion, la programación de eventos que se ha llevado a cabo en 
el pabellón y por último se recoge el año, el arquitecto y un pequeño boceto de cada pabellón. 







Para la organización de la información recopilada de los distintos pabellones se ha procedido a 
realizar unas fichas ordenadas cronológicamente y donde se identifica la autoría de cada uno de 
ellos. La ficha se compone de cinco partes diferenciadas, además de incluir imágenes del 
pabellón, una exterior y otra interior, y dos planos, normalmente sección y planta. 
En la primera parte se incluyen una serie de datos iniciales, como los colaboradores, las fechas 
de apertura y clausura del pabellón, superficie… En la segunda se explica brevemente la historia 
y el programa del pabellón. La tercera parte es de descripción formal del pabellón, cuál es el 
concepto del pabellón, su geometría, accesos… etc. La cuarta parte es de valoración personal, 
donde hablo de la relación con el entorno del pabellón y si está pensado como un lugar estancial 
o como lugar de paso. El quinto apartado trata de la segunda vida del pabellón, quien lo compró 
y donde se encuentra actualmente. 
Seguidamente a la ficha se incluye un esquema donde se señalan las diferentes zonas del 
programa en el pabellón y los recorridos. 
El presente trabajo se divide en cinco partes principales. El cuerpo principal del trabajo se 
desarrolla en  tres capítulos.  
En el primer capítulo se realiza un acercamiento al origen de la Serpentine Galley se hablará 
sobre la historia de la galería, su origen, su financiación, el papel que juegan los miembros de la 
dirección y también entraremos a hablar de los Serpentine Pavilions, el programa más 
importante de la galería. Nos interesa en este apartado el origen de este programa y como se 
lleva a cabo. 
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El segundo capítulo constituye el grueso del trabajo. En este apartado se analizan los pabellones 
uno a uno de manera cronológica. Para llevar a cabo este análisis se ha escogido como formato 
de trabajo realizar fichas, una por cada pabellón. Hay que aclarar que a lo largo del trabajo me 
referiré a los pabellones por el año en que se construyeron y por el nombre del arquitecto o 
arquitectos que lo diseñaron. Se opta por esta forma para poder referirnos a todos los 
pabellones del mismo modo, ya que no todos los pabellones tienen nombre asignado. 
En el tercer capítulo se interpreta la información de las fichas y se hace un análisis comparativo 
de los pabellones, tanto formal como programático. Además también se realiza una reflexión de 
los temas tratados en el capítulo 1.  
Finalmente se exponen las reflexiones y conclusiones del trabajo. 











Antecedentes y estado de la cuestión 
El punto de partida de este trabajo es el libro Los pabellones de la Serpentine Gallery de Philip 
Jodidio (2011), en el cual se habla de los Serpentine Pavilions desde el primero diseñado por 
Zaha Hadid en el año 2000 hasta el realizado por Jean Nouvel del año 2010, el último que se 
realizó en el momento de la publicación. Este libro constituye la única monografía publicada 
respecto en cuanto a los pabellones de la Serpentine Gallery donde se incluye un gran material 
grafico. Además cuenta con una entrevista exclusiva a Julia Peyton-Jones, directora de la 
Serpentine Gallery hasta 2016 y a Hans Ulrich Obrist, co-director de exposiciones y programas y 
director internacional de proyectos. 
Otro de los textos de referencia para el desarrollo del presente trabajo es Arquitecturas de 
circulación y acumulación: el remontaje de los pabellones de la Serpentine Gallery de Marina 
Otero Verzier (2015), en el que hace un repaso del destino que sufrieron algunos de los 
pabellones después de que terminara la exposición de los mismos en Kensington Gardens. 
También han servido de ayuda tesis de trabajos de fin de máster como por ejemplo Temporary 
Architecture: The Serpentine Gallery Pavilions de Gonca Zeynep Tunçbílek (Septiembre 2013). En 
esta tesis, el autor hace una revisión y ampliación de la definición de “temporalidad” en  la 
arquitectura contemporánea y para ello se sirve del estudio de los pabellones de la Serpentine 
Gallery. 
Otro trabajo de fin de máster que se ha consultado ha sido La arquitectura efímera: Los 
pabellones de la Serpentine Gallery como paradigma del proceso creativo por Pedro Molina Siles 
(Julio 2012) en el que se reflexiona sobre el concepto de lo efímero, y analizar el pabellón como 
claro paradigma de la arquitectura efímera, con el claro protagonismo en este campo de los 
Serpentine Pavilions. Se analiza y estudia el proceso creativo de algunos de los pabellones. 
En cuanto a tesis doctorales me ha parecido de interés Cuando la arquitectura deviene en 
escultura y viceversa: Turbine Hall y Serpentine Gallery de Eva Maroto Pérez (2016), donde se 
trata la relación existente entre la arquitectura y la escultura, además de analizar la relación 
entre el pabellón y su autor. 
También ha sido de utilidad la tesis De patrones a parámetros: Una evaluación de los patrones 
espaciales en los pabellones de la Serpentine Gallery de Guillermo Varela Ballesteros (2016), 
donde hace un análisis de los pabellones a partir de patrones que utiliza para modelarlos 
informáticamente. Ha sido muy útil su documentación gráfica, en concreto los planos de los 
pabellones. 
La gran difusión de imágenes construidas de los pabellones a través de las plataformas digitales, 
tanto de los arquitectos como mediante los blogs y páginas web especializadas han resultado de 




1 LA SERPENTINE GALLERY 
 
1.1 Inicios e historia de la Serpentine Gallery 
 
La Serpentine Gallery es una galería de arte fundada en 1970 por el Consejo de las Artes de 
Inglaterra. Está situada en Kensington Gardens, uno de los ocho Parques Reales de Londres. La 
edificación que ocupa es una antigua casa de té del año 1934 cercana a la laguna Serpentine, de 
la cual la galería tomó prestado el nombre. 
Nació con el objetivo de realizar exposiciones para mostrar el trabajo de artistas británicos 
emergentes. Durante los primeros años desde su fundación solo se realizaban exposiciones 
durante los meses de verano. Hubo que esperar a 1991 para que la galería diera el impulso que 
le otorgaría fama internacional con la llegada de Julia Peyton-Jones a la dirección. Peyton-Jones 
estudió pintura en el Royal College of Art y  anteriormente fue comisaria en la galería Hayward. 
Con Julia Peyton-Jones a la cabeza la galería sufrió una gran transformación. Su programación se 
amplió a todo el año realizando no solo exposiciones de artistas británicos, sino también de 
artistas, diseñadores y arquitectos internacionales, así como organizando actividades 
divulgativas y educativas para todas las edades. En el año 2000 se inició su programa más 
famoso, los Serpentine Pavilions, que consisten en el encargo de un pabellón efímero a un 
arquitecto de fama internacional que aún no haya realizado ninguna obra en el Reino Unido. 
Hablaremos de este programa más en profundidad en los siguientes apartados. 
 
Figura 01. Vista exterior de la Serpentine Gallery. 
En el año 2006, el crítico de arte Hans Ulrich Obrist fue nombrado Co-Director de exposiciones y 
programas y Director internacional de proyectos. 
En 2013 la Serpentine Gallery amplió sus instalaciones y abrió una segunda galería llamada 
Serpentine Sackler Gallery en honor al Dr. Mortimer y Theresa Sackler, cuya fundación ofreció 
los fondos necesarios. Para esta segunda galería se ocupó una antigua tienda de pólvora 
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construida en 1805 llamada The Magazine y que se encuentra a cinco minutos andando del 
edificio original de la galería cruzando el puente sobre el lago Serpentine. El edificio fue 
reformado por Zaha Hadid, miembro del equipo directivo de la Serpentine Gallery por entonces, 
quien además diseño el restaurante al que llamaron The Magazine en honor al edificio en que se 
encuentra. 
 
Figura 02. Vista exterior de la Serpentine Sackler Gallery. 
Julia Peyton-Jones se retiró en el verano de 2016 después de 25 años al frente de la institución. 
En su lugar se incorporó la filántropa y empresaria Yana Peel, co-fundadora del Fondo de Arte 
Contemporáneo y CEO de Inteligence Squared que empezó su carrera en Goldman Sachs. 
También se produjeron dos nuevos nombramientos de administradores, entre ellos Mike 
Sherwood, Vicepresidente de Goldman Sachs. Cabe añadir que Goldman Sachs es actualmente el 
principal patrocinador de la Serpentine Gallery y estos nuevos nombramientos refuerzan el 
poder del grupo financiero en la galería. El futuro dirá si este cambio en la dirección traerá 
trasformaciones y reformas en la galería como lo hizo la entrada de Peyton-Jones en 1991. 
El acceso a las galerías es gratuito y actualmente recibe a hasta un millón de visitantes al año. A 
pesar de ser un ente público dependiente del Consejo de Artes de Inglaterra, solo el 17% de los 
ingresos de la Serpentine Gallery provienen de fuentes gubernamentales. El 83% restante 
proviene de fuentes privadas a través de donaciones, patrocinios corporativos, fideicomisos, 
fundaciones, particulares y otras actividades, incluyendo el alquiler de la Galería y del 




Figura 03. Izquierda. Julia Peyton-Jones. 
Figura 04. Derecha. Hans Ulrich Obrist y Yana Peel. 
 
1.1.1 La exposición Inside-Out, antecesora de la Serpentine Pavilion 
 
La primera vez que se incorporó un pabellón en el programa artístico de la Serpentine Gallery 
fue en 1992 con la obra de Dan Graham. Se instaló en el exterior de la galería un pabellón de 
cristal que acompañaba a una exposición titulada Like Nothing Else in Tennesse. 
En la segunda mitad de 1996, comenzaron las reformas del interior del edificio de la Serpentine 
Gallery que culminarían en 1998. Se encargó a cinco artistas que expusieran en Kensington 
Gardens frente a la galería mientras se realizaban las obras del interior de la galería. Este 
programa recibió el nombre de Inside-Out. 
El programa comenzó con la instalación de la obra de Rasheed Araeen, un imponente cubo 
hecho de andamios, que estuvo expuesta desde el 1 de octubre de 1997 hasta el 1 de diciembre 
del mismo año. 
Inmediatamente a la de Araeen el 16 de diciembre se instaló la pieza artística de Bill Culbert que 
incluía camiones de los que se despedía luz como si fueran cajas luminiscentes. Se expuso hasta 
el 16 de febrero. 
Otras dos obras expuestas fueron las de Richard Deacon que consistía en un árbol a pequeña 
escala y fue  expuesta entre marzo y mayo de 1997 y la de Anya Gallaccio, un proyecto de 
crianza de semillas. 
La última exposición abierta desde el 1 de julio al 7 de septiembre de 1997 fue la de Tadashi 
Kawamata llamada Relocation, una construcción a gran escala que se realizó utilizando 





Figura 05. Escultura Relocation de Tadashi Kawamata en el exterior de la galería. 
 
Figura 06. Escultura de Rasheed Araeen. 
Esta programación de la galería sirvió de precedente para los Serpentine Pavilions pues fue la 
primera vez que se realizaban construcciones de carácter efímero en el parque y sembró la idea 
de extender la actividad al exterior. 
 
1.2 Serpentine Pavilions. Pabellones efímeros de verano 
 
Los Serpentine Pavilions son el programa más importante de la Serpentine Gallery. Es una serie 
única en el mundo de pabellones efímeros de arquitectos de primer nivel conocidos 
internacionalmente y que se exponen durante los meses de verano en Londres, generalmente 
desde finales de junio hasta principios de octubre. La Serpentine Gallery además exige que los 
pabellones sean inéditos, es decir, diseñados especialmente para la ocasión. 
Esta iniciativa arquitectónica recibe cada año a unos 250.000 visitantes1 Los pabellones de la 
Serpentine se encuentran siempre entre las cinco exposiciones de arquitectura y diseño más 
visitadas del mundo, según la encuesta anual que realiza The Art Newspaper2. 
                                                          
1 JODIDIO, Philip, Serpentine Gallery Pavilions, Ed: Taschen, Köln, 2011 en la contraportada 
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Para la Serpentine Gallery su programa es: “el primer y más ambicioso programa arquitectónico 
del mundo que anualmente da a los arquitectos preeminentes su debut en este país [Reino 
Unido] y trae lo mejor de la arquitectura contemporánea a Londres para que todos puedan 
disfrutar”3. 
Estos pabellones sitúan a la arquitectura contemporánea en los medios de comunicación ya que 
los arquitectos que los diseñan son enormemente influyentes. Hoy, son una parte fundamental 
de la arquitectura contemporánea 
 
1.2.1 Localización de los pabellones 
 
Los pabellones se construyen sobre el césped en el lado este de la galería, desde su origen en el 
año 2000. Esta ubicación se entiende por su proximidad al acceso principal de la galería. Otra 
razón es que desde la calle que cruza el parque y separa Kensington Gardens de Hyde Park el 
pabellón es visible, invitando a los visitantes a entrar a verlo, de esta manera también ocupa el 
lugar más accesible por los visitantes, pues está justo en el acceso de la carretera al parque. 
 
Figura 07. Localización de los pabellones. Esquema de elaboración propia. 
 
                                                                                                                                                                             
2
 Dato extraído de la publicación de JODIDIO, Philip, Serpentine Gallery Pavilions, Ed: Taschen, Köln, 2011 en la 
contraportada 






Figura 08. Vista del pabellón del 2014, obra de Smiljan Radic desde la calle. 
 
1.2.2 Origen del Serpentine Pavilion 
 
El programa de la Serpentine Pavilion se inició en el año 2000 con el encargo a Zaha Hadid. Sin 
embargo, su pabellón no se hizo dentro de este programa anual gestionado desde la galería. Su 
finalidad fue otra muy distinta, pero dio inicio al programa, pues al año siguiente ya se 
materializó el pabellón de Libeskind dentro de los criterios de los Serpentine Pavilions. 
En el 2000 la galería cumplía su trigésimo aniversario y para conmemorarlo se organizó una cena 
de gala. Hadid, que por aquel entonces formaba parte del equipo directivo de la Serpentine, 
recibió el encargo de la construcción de una estructura temporal para la cena. La inauguración 
del pabellón y la cena de gala tuvieron lugar el 20 de junio y se esperaba mantener el pabellón 
abierto durante tres días, hasta el 22 de junio, para que la gente pudiese visitarlo. 
Chris Smith, Ministro de Cultura, Medios y Deporte en esos momentos, permitió que el pabellón 
se mantuviera abierto otros tres meses e intercedió ante Royal Parks, el organismo que se 
encarga de los 8 parques reales de Londres, para que aprobara la construcción se estructuras 
semipermanentes en Kensington Gardens. Antes de este hecho, se podían realizar 
construcciones como por ejemplo las anteriormente comentadas de la exposición Inside-Out, 
pero éstas solo podían mantenerse en los jardines un mes, lo cual limitaba las posibilidades de la 
galería para realizar programas más ambiciosos. 
Tras el éxito que supuso la exposición del pabellón de Zaha Hadid, la directiva de la Serpentine 
Gallery se planteó la posibilidad de repetir la experiencia. Así, se creó el programa de los 
Serpentine Pavilions, planteándose como una exposición anual durante los tres meses del 
verano. Por tanto, el pabellón del 2001 de Libeskind fue el primero que nació con esa intención 
de realizar una serie en curso. 
La programación de los Serpentine Pavilions podría haber comenzado anterioridad, pues en 
1997 coincidiendo con la reforma de la Serpentine Gallery, a Zaha Hadid se le hizo el mismo 
encargo que en el 2000, la realización de una carpa para la cena de gala donde se celebrara la 
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reforma de la galería que se estaba llevando a cabo. Finalmente, no se llevó a cabo debido a la  
muerte de la princesa Diana, suspendiendo la cena y el encargo. 
Los pabellones que se han realizado por el momento son:  
2000 Zaha Hadid 
2001 Daniel Libeskind-ARUP 
2002 Toyo Ito-Cecil Balmond-ARUP 
2003 Oscar Niemeyer 
2004 MVRDV (no construido) 
2005 Siza-Soto de Moura-Cecil Balmond-ARUP 
2006 Rem Koolhaas-Cecil Balmond-ARUP 
2007 Olafur Eliasson-Kjetil Thorsen 
2008 Frank Gehry 
2009 SANAA 
2010 Jean Nouvel 
2011 Peter Zumthor 
2012 Herzog & De Meuron-Ai Weiwei 
2013 Sou Fujimoto 
2014 Smiljan Radic 
2015 Selgascano 
2016 BIG 
2017 Francis Kere 
 
1.2.3 Programa y uso del pabellón 
 
El encargo de la Serpentine Gallery consiste en el diseño de un pabellón con una superficie de 
300 metros cuadrados en el lado este de la galería. Éste debe poder utilizarse como cafetería y 
espacio de reuniones por el día y como foro de aprendizaje, debate y entretenimiento por la 
noche. Teniendo en cuenta el programa de necesidades y la climatología, el pabellón también 
necesita estar cubierto para proteger a las personas del interior4. 
Los arquitectos  que reciben el encargo deben cumplir el programa establecido por la propiedad, 
aunque cada uno lo interpreta de distintas maneras. Este tema se analiza en detalle más 
adelante. Pero algunos arquitectos en su diseño toman estos requisitos muy en consideración, 
mientras que otros los toman con más flexibilidad. Por ejemplo, algunos pabellones constan muy 
claramente de zonas diferenciadas de cafería y auditorio, mientras que en otros esto es mucho 
más difuso.  
Otros requisitos por parte de la propiedad son que tengan en consideración el edificio existente 
de la Serpentine Gallery, que establezcan alguna relación con el mismo y también que el 
pabellón sea paradigmático en su lenguaje arquitectónico. 
El pabellón se ha de entender no como una ampliación de la galería, sino como una arquitectura 
a exponer. Es decir, el pabellón no tiene una función museística, no expone absolutamente nada 
en su interior, se expone a si mismo. La Serpentine Gallery se ha mostrado a lo largo del 
                                                          




programa muy exigente en este punto pues quieren mantener separada a la arquitectura del 
arte.5 
Sin embargo, se han hecho varias excepciones. Un ejemplo claro es que en el 2006 el pabellón 
de Koolhaas y Balmond contaba con un friso del artista Thomas Demand, diseñado para la 
ocasión aprovechando que en la galería se hacía una exposición de su trabajo. Otros ejemplos de 
contradicción en este empeño de la Serpentine Gallery de querer mantener por separado a 
artistas y arquitectos tienen relación con la selección de los arquitectos y por tanto, se tratarán 
en el apartado 1.2.4. 
 En el pabellón se realizan todo tipo de actos y eventos como charlas, conferencias o debates. 
Los pabellones se han convertido en el lugar donde la Serpentine Gallery realiza sus programas 
públicos experimentales, como por ejemplo las Park Nights6.Entre los eventos más destacados 
que se realizan en el pabellón están la inauguración, las Park Nights, las Marathon y la Summer 
Party. De todos ellos hablaremos a continuación. 
La Serpentine Gallery es bastante laxa en cuanto al programa consciente de que los arquitectos 
interpretarán las necesidades de uso y programa de distintas maneras. Sin embargo, en el caso 
del pabellón de MVRDV del 2004 se sobrepasaron unos límites que la galería no consintió, 
provocando que el pabellón finalmente no se construyera. MVRDV entendió el pabellón como 
una ampliación de la galería en vez de como un objeto de exposición donde ocasionalmente se 
pudiesen realizar actos. Además, su propuesta aumentaba considerablemente la superficie 
establecida con 2.475 m2 sobrepasando con creces la superficie que la galería pretende 







La inauguración del Serpentine Pavilion consiste en una charla del arquitecto proyectista acerca 
del proyecto, donde además también participan los colaboradores de los arquitectos, la 
directora de la galería, Julia Peyton-Jones o desde el 2017 Yana Peel, y Hans Ulrich Obrist. La 
ceremonia de inauguración no suele coincidir con la apertura oficial del pabellón. En algunos 
casos de produce el día de antes y en otros durante la primera semana de exposición del 
pabellón.El acto inaugural, según la propiedad, no se queda registrado mediante grabaciones 
audiovisuales, seguramente por cuestiones de privacidad de los invitados asistentes. 
La inauguración del pabellón de este año 2017 ha tenido el formato de las anteriores veces y del 
mismo modo tampoco ha sido documentada. Tuvo lugar el 26 de junio, pocos días después de su 
apertura y es el único acto en el que se cobra la entrada. 
                                                          
5
 Dato extraído de la publicación de JODIDIO, Philip, Serpentine Gallery Pavilions, Ed: Taschen, Köln, 2011 en la 
entrevista con Julia Peyton-Jones y Hans Ulrich Obrist. 
6
 Respuesta al correo enviado a la Serpentine Gallery, por Melissa Blanchflower, Exhibition Curator el día 29 de Junio. 
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Las Park Nights son una serie de eventos nocturnos que la Serpentine Gallery programa durante 
todo el año, pero que se realizan en el interior del Serpentine Pavilion mientras se encuentra 
abierto en los Kensington Gardens. Estos eventos pueden versar sobre arte, danza, cine, 
tecnología, cuentacuentos, performance, teatro, música, etc. 
Según la entrevista de Philip Jodidio a Julia Peyton-Jones y Hans Ulrich Obrist8, las Park Nights 
llevan produciéndose desde el 2001, pero en la propia publicación de Jodidio se dice que fue en 
2004 cuando MVRDV planteó el pabellón para poder albergar los espectáculos y eventos de las 
Park Nights. En la página web oficial de la Serpentine Gallery, de estas noches temáticas solo hay 
registros documentales desde el 2008 que se realizaron en el pabellón de Frank Gehry. Por tanto 
a nivel de análisis de programa las tendremos en consideración desde el 2008.  
 




Los Marathons son eventos que organiza la Serpentine Gallery anualmente, con  la 
particularidad de tener una duración de 24 horas. Cada año versa sobre un tema distinto. El 
primer Marathon se produjo en el 2006, en el interior del pabellón de Koolhaas y Balmond, y se 
llamó Interview Marathon. Koolhaas y Hans Ulrich entrevistaron a 72 grandes figuras culturales 
que vivían en Londres como a artistas, escritores, músicos y directores de cine durante 24 horas 
entre la tarde del 28 y 29 de julio. 
                                                          
8
 Dato extraído de la publicación de JODIDIO, Philip, Serpentine Gallery Pavilions, Ed: Taschen, Köln, 2011 en la 
entrevista con Julia Peyton-Jones y Hans Ulrich Obrist. 
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En el 2007 se realizó la Experiment Marathon organizado por Eliasson, Peyton-Jones y Ulrich en 
el interior del pabellón diseñado por el propio Eliasson y por Thorsen. El pabellón se convirtió en 
un laboratorio en el que artistas, arquitectos y científicos realizaron diferentes experimentos 
sobre el tiempo, el espacio y la realidad.  
El Manifesto Marathon, del 2008, en el pabellón de Gehry exploraba la relación entre el artista y 
la política y en el Poetry Marathon del 2009 en el pabellón de SANAA versaba sobre la relación 
entre la polémica y la poética. 
A partir del 2010 los Marathons dejaron de realizarse en el interior de los pabellones. Aunque en 
algunos  de ellos los temas sobre los que se trataba estaban relacionados con el propio pabellón, 
como en el Garden Marathon del 2011, inspirado en el jardín interior del pabellón de Zumthor o 
el Memory Marathon del 2012, inspirado en el concepto arqueológico del pabellón de ese año, 
obra de Herzog & de Meuron y Weiwei. 
Los Marathons que se han llevado a cabo en el interior de los pabellones son interesantes 
porque nos muestran el modo en el que el pabellón se usa y cómo se organiza el espacio interior 
para albergar estos eventos.  
 




La Summer Party es una fiesta que organiza la Serpentine Gallery en los jardines del exterior de 
la galería y en el pabellón que ese año este expuesto. Se trata de una fiesta muy exclusiva a la 
que asiste la directiva de la Serpentine Gallery, y personajes públicos famosos que son invitados 
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al evento. La presencia del arquitecto únicamente está confirmada en el año 2014, ya que hay 
fotografías de Smiljan Radic durante la fiesta organizada. 
En esta fiesta, por lo que se ve en la fotografías, el pabellón parece usarse únicamente como una 
escenografía, telón de fondo y lugar de paso en el que la arquitectura parece no jugar ningún 
papel y se convierte en un objeto decorativo más en el parque, un objeto de exposición, lo cual 
parece concordar con el espíritu de la Serpentine para con el pabellón. Caída la noche, el 
pabellón se utiliza para realizar espectáculos de luz y música.  
Las Summer Party se celebran desde el año 2003, y tal y como se ha comentado, la arquitectura 
sirve de escenografía y de soporte de la acción.  
 
Figura 11. Fotografía de un espectáculo de luz en el pabellón de BIG del 2016 durante la Summer Party. 
 
 
1.2.4 Proceso de selección de los arquitectos 
 
Los arquitectos son invitados por la Serpentine Gallery a participar en el programa mediante 
encargo directo, no es un proceso abierto o un concurso de arquitectura. La propiedad, la 
Serpentine Gallery, los selecciona según su criterio y el único requisito que han de cumplir es no 
haber completado ningún edificio en el Reino Unido en el momento de la invitación. A Julia 
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Peyton-Jones le llamó la atención en 1991 al llegar a la dirección de la galería, que muchos 
grandes arquitectos habían construido por todo el mundo pero no en Reino Unido9. Por este 
motivo, los arquitectos no deben haber construido en Reino Unido, pues el objetivo de la galería 
es poder acercar, mostrar y disfrutar de esa arquitectura que de otro modo los británicos 
tendrían que viajar al extranjero para poder disfrutarla. 
En el año 2012, la Serpentine Gallery hizo una excepción con el estudio Herzog & de Meuron, ya 
que ellos ya habían construido en el Reino Unido, convirtiendo la antigua central eléctrica de 
Bankside en el museo Tate Modern. La galería fue consciente de esta contradicción, pero 
querían entablar una relación entre los Juegos Olímpicos de Londres celebrados ese año y los de 
Pekín del año 2008, ya que Herzog & De Meuron diseñaron junto con Ai Weiwei el Estadio 
Nacional de Pekín para esos juegos. 
La Serpentine Gallery busca “arquitectos que hayan hecho una contribución significativa a la 
arquitectura gracias a la singularidad de su lenguaje arquitectónico”10. Es decir, buscan 
proyectos y arquitectos que hayan realizado alguna aportación a la arquitectura mediante sus 
ideas y propuestas, siendo Niemeyer posiblemente de todos los seleccionados quien más ha 
aportado a la historia de la arquitectura. 
Una condición al aceptar la invitación, es que el arquitecto debe comprometerse con el proyecto 
y abordarlo con pasión haciendo que el proceso de diseño, fabricación y construcción, 
exposición y posterior desmontaje del pabellón no supere los seis meses11. 
Durante el proceso de diseño se establece un diálogo entre el arquitecto, los colaboradores y los 
responsables de la galería en el que se produce una evolución desde la concepción inicial del 
proyecto hasta el diseño definitivo. La galería otorga prácticamente libertad total a los 
arquitectos en el diseño del pabellón.  
En palabras de Julia Peyton-Jones: “Las discusiones con los arquitectos y sus equipos son directas 
y todos los aspectos del proyecto son transparentes”12. Lo cierto es que no está realmente claro 
que aspectos del proyecto son trasparentes pues no hay ninguna documentación al respecto de 
la evolución del diseño y otros aspectos como el presupuesto son reservados como veremos más 
adelante. 
Además de jugar con plazos muy estrictos también hay limitaciones financieras, pues el 
presupuesto es limitado. Todo esto juega un papel muy importante en el componente 
conceptual de los pabellones, pudiendo llegar a descartarse y no construirse aquellos que no 
cumplan estas limitaciones, como es el caso ya mencionado del pabellón de MVRDV. 
                                                          
9
 Entrevista de Philip Jodidio a Julia Peyton-Jones y Hans Ulrich Obrist extraída de la publicación JODIDIO, Philip, 
Serpentine Gallery Pavilions, Ed: Taschen, Köln, 2011 
10 Entrevista de Philip Jodidio a Julia Peyton-Jones y Hans Ulrich Obrist extraída de la publicación JODIDIO, Philip, 
Serpentine Gallery Pavilions, Ed: Taschen, Köln, 2011 
11
 MOLINA SILES, Pedro, La arquitectura efímera: Los pabellones temporales de la Serpentine Gallery como paradigma 
del proceso creativo, Valencia, Julio 2012 en la pág. 36. 
12
 Entrevista de Philip Jodidio a Julia Peyton-Jones y Hans Ulrich Obrist extraída de la publicación JODIDIO, Philip, 
Serpentine Gallery Pavilions, Ed: Taschen, Köln, 2011 
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En la etapa de Julia Peyton-Jones como directora de la galería el proceso de selección era 
dirigido por el núcleo de comisarios de la galería. Aunque ella se encargaba de seleccionar a los 
comisarios, lo que por extensión supone que era Julia la que seleccionaba a los arquitectos. 
Incluso en el año 2003, la propia Julia Peyton-Jones viajó hasta Río de Janeiro a convencer a 
Oscar Niemeyer para que diseñara el pabellón. Hans Ulrich se unió a la galería en el 2006 como 
codirector y desde entonces tiene un papel relevante en la elección del arquitecto junto con la 
directora de la galería. 
Con la llegada de Yana Peel en el 2016 a la dirección de la galería, el proceso de selección ha 
sufrido algunos cambios. Francis Kéré  fue elegido por un consejo asesor formado por Yana Peel 
y Hans Ulrich a la cabeza,  arquitectos de renombre como Richard Rogers y David Adjaye y del 
núcleo de comisarios de la galería. Es decir, arquitectos participaron en la selección de un 
arquitecto, cosa que no ocurría hasta entonces13. 
 
Figura 12. Izquierda. El arquitecto Richard Rogers que participó en la elección de Francis Kéré. 
Figura 13. Derecha. El arquitecto David Adjaye que participó en la elección de Francis Kéré. 
A lo largo de estos 17 años de Serpentine Pavilions se han dado varios casos en los que la galería 
ha optado por una colaboración entre dos arquitectos o arquitecto y artista en vez de 
seleccionar uno solo. Es el caso de Siza y Souto de Moura en el pabellón del 2005, que ya habían 
colaborado con anterioridad en la exposición universal de Lisboa en 1998. Otro caso es el de 
2006 de Koolhaas y Balmond, que ya habían trabajado juntos en proyectos anteriores. En el año 
2007 Eliasson y Thorsen volvieron a trabajar juntos en el pabellón después de su colaboración en 
la Ópera de Oslo y el caso ya comentado de Herzog & de Meuron con Ai Weiwei en 2012.  
En estos dos últimos casos se produce una contradicción puesto que la Serpentine Gallery quiere 
mantener separada la arquitectura del arte. En el caso de Eliasson la galería lo justificó diciendo 
que en esa ocasión se puso para trabajar “el traje de arquitecto”14. 
                                                          
13 Respuesta al correo enviado a la Serpentine Gallery, por Melissa Blanchflower, Exhibition Curator el día 29 de Junio. 
14 Entrevista de Philip Jodidio a Julia Peyton-Jones y Hans Ulrich Obrist extraída de publicación JODIDIO, Philip, 




1.2.5 El papel de los patrocinadores y la confidencialidad de los presupuestos 
 
Al ser proyectos anuales realizados a través del patrocinio el presupuesto de los pabellones es 
confidencial. No hay datos acerca del coste de su construcción. 
Sin embargo hay varias cifras que dan los propios arquitectos en sus páginas web que podrán 
servirnos para hacernos una idea de cuánto puede llegar a costar uno de estos pabellones. 
Según la página web de Cecil Balmond, el pabellón del 2002 de Toyo Ito tuvo un presupuesto de 
1 millón de libras esterlinas. Teniendo en cuenta que el pabellón tenía una superficie de 340 
metros cuadrados, el pabellón costo más de 2900 libras por metro cuadrado15. Y según la página 
web de Jean Nouvel, su pabellón del 2010 tenía un presupuesto de 750000 libras esterlinas16. 
 
Figura 14. Patrocinadores del pabellón de Selgascano en 2015. 
La Serpentine Gallery ofrece a sus donantes y patrocinadores niveles de beneficios, que pueden 
incluir la asociación con la marca Serpentine Gallery, apoyo en prensa y marketing y 
acreditaciones entre otros. Estos beneficios se dan en función de la cantidad donada. Los niveles 
                                                                                                                                                                             
 
15 En euros  1.114.770€. Cifra del presupuesto extraída de http://www.balmondstudio.com/work/serpentine-pavilion-
2002.php 
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son Platino: más de 100,000£; Oro: 75,000£; Plata: 50,000£; Bronce 25.000£ y Patrocinador: 
10,000£. Los patrocinadores de los Serpentine Pavilions son clasificados según estos niveles17. 
Muchas empresas patrocinan la Serpentine Gallery pero en los últimos años la gran banca ha 
cogido interés en la Serpentine Pavilion, pues en el año 2014 J.P.Morgan fue patrocinador 
Platino y estos tres últimos años lo ha sido Goldman Sachs quién ha conseguido ampliar su 
influencia hasta la propia administración de la galería, como hemos señalado en un apartado 
anterior. Otras empresas que han patrocinado varias veces los pabellones son Weil, un bufete de 
abogados como patrocinador Oro, y como Oro y Platino antes del 2012 Mace, una empresa 
constructora. 
 
Figura 15. Bjarke Ingels en un acto en Talks at Goldman Sachs. 
 
1.2.6 Exposición del pabellón y el proceso de venta posterior 
 
Para la Serpentine Gallery no hay distinciones entre hacer un encargo a un arquitecto o a un 
artista, aplican los mismos principios. Para ellos: “lo importante es el proceso creativo”18 en 
palabras de Julia Payton-Jones. Para la Serpentine Gallery el objetivo es exponer arquitectura, 
del mismo modo que son un espacio para exponer arte. 
Por extensión se puede entender que los Serpentine Pavilions se exponen como meros objetos 
artísticos y escultóricos, pues como ya se ha dicho la galería no busca con el pabellón crear una 
ampliación de sus instalaciones para exponer más obras de arte, sino exponer una obra más solo 
que en este caso, debido a su tamaño, hay que hacerlo en el exterior. De todas formas, la 
Serpentine Gallery utiliza el pabellón durante los tres meses de exposición para sus eventos y 
programaciones. 
Cuando finaliza la exposición el pabellón se vende a través de la inmobiliaria Knight Frank. Esta 
venta no cubre más del 40% del coste del pabellón. Sin embargo no se aclara quien recupera ese 
40% del costo, es decir, si lo recuperan los patrocinadores o si se lo queda la Serpentine Gallery. 
                                                          
17 http://www.serpentinegalleries.org/support/programming-exhibitions 
18
 Entrevista de Philip Jodidio a Julia Peyton-Jones y Hans Ulrich Obrist extraída de publicación JODIDIO, Philip, 
Serpentine Gallery Pavilions, Ed: Taschen, Köln, 2011 
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Si se trata del segundo caso lo cierto es que para la Serpentine la venta de los pabellones se ha 
convertido en un buen negocio que le aporta beneficios. Lo cierto es que todo el proceso carece 
de transparencia. Por ejemplo, no se conocen los nombres de muchos compradores que han 
permanecido en el anonimato ni tampoco se conocen las cantidades por las que se venden 
muchos de los pabellones. Un informe oficial de Knight Frank revelaba que los primeros 
pabellones se vendieron por cifras entre los £250,000 y £500,00019, aunque un comprador 
anónimo declaro haber comprado un pabellón “por millones”20. 
 
Figura 16. Pabellón de Frank Gehry en su ubicación actual en unos viñedos del sur de Francia. 
Tras su exposición, los pabellones se desmontan y trasladan a su nueva ubicación para volver a 
construirse. 
Kazuyo Sejima se pronunció a este respecto: “de haber sido realmente temporal habría sido más 
sencillo. Como después dispondrá de un hogar permanente, todo se complica. Se precisa una 
solución constructiva permanente que además sea posible desmontar”21. 
Estas declaraciones ponen de manifiesto que los Serpentine Pavilions no son tan efímeros 
después de todo, si acaso es efímera su ubicación original, pero no su arquitectura que tendrá 
que perdurar en su hogar definitivo. 














2 FICHAS DE LOS PABELLONES 
En este apartado se encuentran las fichas de análisis de todos los pabellones de la Serpentine 
Pavilion por orden cronológico. 
2000 Zaha Hadid 
2001 Daniel Libeskind-ARUP 
2002 Toyo Ito-Cecil Balmond-ARUP 
2003 Oscar Niemeyer 
2004 MVRDV (no construido) 
2005 Siza-Soto de Moura-Cecil Balmond-ARUP 
2006 Rem Koolhaas-Cecil Balmond-ARUP 
2007 Olafur Eliasson-Kjetil Thorsen 
2008 Frank Gehry 
2009 SANAA 
2010 Jean Nouvel 
2011 Peter Zumthor 
2012 Herzog & De Meuron-Ai Weiwei 
2013 Sou Fujimoto 
2014 Smiljan Radic 
2015 Selgascano 
2016 BIG 










































3 ANÁLISIS E INTERPRETACIÓN DE LOS 
PABELLONES 
 
A continuación se realiza un análisis comparativo de los pabellones a nivel de programa, formal y 
funcional. En este análisis se ha eliminado el pabellón de MVRDV del 2004 por no haberse 
construido, por lo que no hemos podido estudiarlo y analizarlo previamente en las fichas al 
mismo nivel que el resto de pabellones. 
También se hace una interpretación al respecto de los motivos de la Serpentine Gallery respecto 
a la selección de los arquitectos. Se completará esta apartado reflexionando sobre la venta de 
los pabellones y que implica eso en su definición de efímeros. 
 
3.1 Análisis comparativo del programa 
 
Para el análisis comparativo del programa de los pabellones nos ayudaremos de los esquemas 
realizados en las fichas de los pabellones. En estos esquemas se ha trabajado sobre la planta y se 
ha estudiado como los pabellones definen las distintas zonas para los usos del programa. En los 
esquemas se delimitan estas zonas y se les nombra, y pudiendo ver todos estos esquemas en 
conjunto podemos visualizar las diferencias y semejanzas entre los pabellones. 
Se puede apreciar que los pabellones podrían agruparse en dos tipos principalmente, aquellos 
que dividen el espacio y lo zonifican para cada uso, y aquellos que crean un gran espacio donde 
sucede todo.  
Entre estos últimos se encuentran el pabellón de Libeskind (2001), el de Toyo Ito (2002), el de 
Siza y Souto de Moura (2005), el de Koolhaas y Balmond (2006), el de Eliasson y Thorsen (2007), 
el de Zumthor (2011), el Herzog & de Meuron (2012), el de Selgascano (2015) y el de BIG (2016).  
Todos estos pabellones crean espacios de mucha superficie donde tienen lugar todos los 
espectáculos, actos, debates y también sirven como lugar donde colocar las mesas de la 
cafetería, donde la gente se sienta, conversa y observa. La forma de estos grandes espacios 
varía, pero eso se analiza en el apartado de análisis formal. 
Respecto al resto de pabellones que si crean zonas son destacables el de SANAA (2009) y el de 
Jean Nouvel (2010). El primero crea una gran diferenciación entre las zonas que ocupan 
diferentes áreas debajo del dosel. Hay un espacio preparado para el auditorio, y otro para la 
barra de la cafetería, diferenciación acentuada por que están rodeados por particiones 
transparente. También hay distintas zonas de mesas y los arquitectos crean una zona única al 
bajar el dosel hasta una altura de medio metro, donde los niños juegan. El de Jean Nouvel, 
diferencia sobre todo distintas áreas en relación con los juegos que se llevan a cabo en ellas o en 
el tipo de mobiliario. Hay una zona de hamacas, una zona de mesas, y zona de tableros de 
ajedrez y en el exterior, un área reservada a tenis de mesa. 
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También hay que mencionar que el pabellón de Oscar Niemeyer fue el primero en tener dos 
plantas diferenciando el uso en cada una. En la planta superior, la que da acceso, está la 
cafetería y la zona de mesas. En el sótano se encuentra un pequeño auditorio. Este pabellón 
además es el único que realizaba una exposición en su interior, concretamente, de fotografías de 
obras del arquitecto. 
Las zonas que he encontrado analizando el pabellón de Gehry (2008) se pueden corresponder 
con las de un teatro. Hay una zona de butacas frente a un escenario, gradas y palcos. Otro 
pabellón con zona de gradas es el de Sou Fujimoto. Las gradas ascienden por la estructura de 
barras de acero y sirven también de escalones para ascender. Bajo la estructura encontramos la 
zona de las mesas y la cafetería. 
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Se ha detectado que los pabellones de Radic (2014) y Kéré (2017) tienen similitudes. Los dos 
crean un patio ovalado en torno al cual se distribuye el pabellón, con la barra de la cafetería en 
una zona separada de la de asientos o mesas. 
Un aspecto más a tratar es como el arquitecto ha realizado en el pabellón la cafetería. La 
cafetería es un elemento clave en el pabellón. Excepto el pabellón de Herzog y de Meuron, la 
barra de la cafetería está apartada del pabellón, en uno de los laterales de los terrenos de la 
galería, es decir, no forma parte del sitio arqueológico que crearon bajo la piscina, es una 
edificación seprada. En el de Zumthor (2011) tampoco existe una barra de cafetería como tal. En 
el resto de pabellones, la cafetería goza de una barra generosa donde atender a los clientes y se 
encuentra lo más próxima posiblea los muros del perímetro, con excepción del de Toyo Ito 
(2002) donde la bara tiene forma circular y se encuentra un poco desplazada respecto al centro. 
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Por último mencionar que el pabellón de SANAA (2009) es el único con un auditorio como tal. En 
el resto de pabellones se prepara el espacio más amplio del que dispongan con sillas temporales 
o moviendo las que ya se encontraban allí. 
 
3.2 Análisis formal 
 
3.2.1 Dimensiones y geometría 
 
Casi todos los pabellones tienen unas áreas comprendidas entre los 300 y los m2. Solo el 
pabellón de Niemeyer (2003) y el de Selgascano (2015) tienen un tamaño inferior a esta cifra, el 
primero de 250 y el segundo de 180m2. Entre los pabellones de mayor tamaño destacan el de 




Respecto a la geometría, los Serpentine Pavilions adoptan multitud de formas distintas. Todos 
son muy diferentes, pero se puede apreciar que algunos estan formados por formas geométricas 
más puras mientras que otros tienen formas mucho más complejas y orgánicas. En los esquemas 
podemos ver sus contornos que nos pueden dar una idea clara de su forma elemental.  
Los pabellones que tienen una geometría más pura son el pabellón de Ito (2002) y el de Zumthor 
(2011) que tienen forma prismática. La parte sólida del pabellón de Koolhaas tiene una forma 
cilíndrica. El pabellón de Eliasson (2007) que es un cono inclinado.  
En planta, el pabellón de Niemeyer (2003) es un rectángulo perfecto y el de Juan Nouvel (2010) 
es una adición de ellos. Hay 4 pabellones con plantas circulares u ovaladas: Koolhaas (2006), 
Eliasson (2007), Herzog & de Meuron (2012), y el de Francis Kéré (2017). 
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El resto de pabellones están compuestos de geometrías mucho más complejas. En unos 
destacan las líneas rectas, como en el caso de Libeskind (2001) compuesto por el plegado de 
diferentes planos. Gehry (2008) diseño su pabellón también con varios planos inclinados 
formando el techo. Otros pabellones destacan por su forma muchos más libre y orgánica como 
el de Souto de Moura (2005), el de SANAA (2009), el de Radic (2014) y por último el de 
Selgascano (2015). 
Los pabellones de Sou Fujimoto y BIG (2013 y 2016 respectivamente) forman geometrías 
complejas basándose en la adición de módulos, siendo el de Fujimoto el más complejo de los 
dos. 
 
3.2.2 Relación con el entorno del parque y la Serpentine Gallery 
 
Todos los pabellones se relacionan con el parque, con el edificio de la Serpentine Gallery o con 
ambas. Podemos distinguir tres niveles de relación con el entorno. El primer nivel 
correspondería a una relación total con el entorno y corresponde a pabellones que no generan 
un espacio interior separado del parque, si no que el espacio fluye entre los dos. El segundo nivel 
sería de aquellos pabellones que generan un espacio interior separado pero que si establecen 
relaciones con el entorno, por ejemplo visuales, auditivas o físicas. Y un tercer nivel que 
englobaría a aquellos pabellones con menor relación con el entorno, incluso que evitan 
establecer diálogos con el parque o la galería. 
Los pabellones del nivel uno son muy característicos. No generan un espacio interior como tal. El 
espacio es abierto y fluye uniéndose con el parque. Estos pabellones parecen ser equipamientos 
del parque que siempre han estado ahí, es decir, su relación con el parque y la galería es tan 
fuerte que parece que siempre habían estado allí. Los pabellones de este nivel son: 
Gehry (2008). Este pabellón abierto es un espacio para conciertos en el parque. También actúa 
como una calle urbana que une la Serpentine con el parque. 
SANAA (2009). Como el de Gehry, parece ser una fase intermedia entre el parque y la galería, un 
lugar de paso obligado. Su enorme transparencia y los reflejos que produce del parque lo hacen 
casi invisible. 
Herzog & de Meuron y Weiwei (2012). El pabellón genera un espacio público justo delante de la 
galería como si se tratara de una fuente con esa gran piscina. 
Fujimoto (2013). Como el de SANAA, su enorme transparencia hace que parezca invisible viendo 
el parque y la galería a través de él.  
Kéré (2017). Crea una cubierta para dar sombra a la gente que está en el parque. Además recoge 
agua para regar el parque. 
En el segundo nivel están aquellos pabellones en los que el espacio interior se relaciona con el 
exterior y dialogan con el parque y la galería. En este grupo se encuentran la mayoría de 
pabellones. Pabellones como el de Hadid (2000), Toyo Ito (2002) o Koolhaas (2006), a pesar de 
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estar cerrados sus paramentos son o transparentes o cuentan con un gran número de huecos 
que permiten mirar y descubrir el exterior.  
Otros pabellones nos invitan a recorrerlos y nos dan nuevas perspectivas del parque y de la 
galería. Esto lo consiguen pabellones como el de Libeskind (2001) y Radic (2008). También lo 
hace el de Eliasson (2007) pero a través de la altura. Al recorrer su pasarela nos proporciona 
vistas del parque desde arriba, una perspectiva que fue el primero en abordar. 
En el nivel tres está el pabellón de Zumthor (2011) que pretende aislarse completamente del 
exterior para crear su propio jardín, su propio mundo dentro del pabellón. También está incluido 
en este grupo el pabellón de Nouvel (2010), que se pretende aislarse de la galería y para ello 
utiliza el fuerte contraste del rojo y el muro de 12 metros. 
 
3.2.3 Imagen. Reconocimiento de la impronta del arquitecto 
 
Hay una serie de pabellones en los que se reconoce la impronta del arquitecto. En estos 
pabellones los arquitectos han sido fieles a su estilo personal y después de su participación en la 
Serpentine Pavilion han realizado obras con similitudes. Vamos a ver algunos ejemplos. 
 
Daniel Libeskind (2001) 
En el Serpentine Pavilion de Libeskind podemos observar los ángulos agudos, los planos 
inclinados, y el juego de intersección de volúmenes que caracteriza a toda su obra, como en el 
Royal Ontario Museum. 
 





Toyo Ito (2002) 
Toyo Ito uso en el 2002 en el edificio TODS un sistema para la fachada similar al del pabellón del 
2002. La fachada era estructural como en el pabellón y el sistema de crecimiento del patrón 
también se basaba en un algoritmo, esta vez, del crecimiento de los árboles.  
En el pabellón Sumika, utiliza también un patrón usado como estructura en el perímetro, pero 
en vez de obtener triángulos y trapecios, obtuvo hexágonos y pentágonos. 
 
Figura 24. Izquierda. Edificio TODS 
Figura 25. Derecha. Pabellón Sumika. 
 
Oscar Niemeyer (2003) 
El propio Niemeyer dijo que su pabellón era un compendio de toda su obra. De hecho, 
encontramos en el pabellón muchos elementos característicos de su obra, como el color blanco, 
y las curvas que recordaban a las montañas, el paisaje y las mujeres de su país. También 
encontramos el uso de grandes voladizos y la rampa del Serpentine Pavilion de color rojo es un 
claro reflejo de la rampa del museo de Niteroi. 
 
Figura 26. Izquierda. Museo Niteroi. Podemos observar la gran rampa de color rojo. 




Frank Gehry (2008) 
Su Serpentine Pavilion nos recuerda a sus primeras obras. En concreto a su casa de Santa 
Mónica, donde usa los planos inclinados como en la cubierta del pabellón y es característico el 
uso de la madera y el vidrio. 
 
Figura 28. Izquierda.Interior de la vivienda de Gehry 
Figura 29. Derecha. Interior de la vivienda de Gehry 
 
SANAA (2009) 
En casi todas sus obras SANAA busca la máxima transparencia. En su Casa Flor podemos ver que 
el diseño es muy similar al pabellón de la Serpentine Gallery, un dosel sobre el suelo y nada los 
soportes lo más invisibles posibles, en este caso de vidrio. 
 
Figura 30. Izquierda. Pabellón de vidrio en Toledo. 
Figura 31. Derecha. Casa Flor. 
 
Sou Fujimoto (2013) 
Fujimoto acababa de completar la Casa NA cuando se le encargó el pabellón de la Serpentine 
Gallery. La Casa NA es trasparente excepto por su estructura que es ortogonal. Estos mismos 
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principios se dan en el pabellón pero con un módulo como mínima parte de la estructura, a 
diferencia de la Casa NA donde es irregular. 
 
Figura 32. Casa NA. 
 
 
3.3 Análisis funcional 
 
Cuando vemos un pabellón siendo usado un día normal donde no se celebra ningún evento, 
podemos observar que la gente disfruta el pabellón y lo puede usar con comodidad. Pero es en 
los eventos que realiza la Serpentine Gallery como las Park Nights o las Marathons cuando estos 
pabellones se ponen a prueba y podemos ver realmente cómo funcionan y como los usa la 
gente. 
 
Figura 33. Izquierda. El pabellón del 2005 durante un evento de la Serpentine Gallery. 
Figura 34. Derecha. El pabellón del 2005 durante una charla de Álvaro Siza por la noche. 
En esta clase de eventos los pabellones resultan demasiado pequeños. No tienen el suficiente 
aforo para la cantidad de gente que quiere ir a ver los actos. Algunos pabellones como el del 
2005 de Siza y Souto de Moura tenían previsto este hecho, y por eso la parte de debajo de los 
paramentos no estan cubiertas de policarbonato como el resto del pabellón y así se permite que 
la gente pueda mirar desde fuera. Este comportamiento de mirar desde afuera del pabellón se 
repite también en el de SANAA, puesto que las particiones de vidrio que rodean al auditorio 
permiten ver hacia el interior. También en el de Frank Gehry el diseño permitía que gente 
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pudiese sumarse al público desde fuera del pabellón, colocando las sillas justo delante del 
edificio de la Serpentine.  
 
Figura 35. Izquierda. El pabellón del 2006 durante el Maratón. 
Figura 36. Derecha. El pabellón del 2006 durante el Maratón. Imagen del exterior. 
Los pabellones en los que no se puede llevar esto a cabo lo que se hace es colocar pantallas 
gigantes alrededor del pabellón como ocurrió en el 2006. Estos pabellones son principalmente 
los que generaban un espacio interior separado del entorno. 
 
Figura 37. El pabellón del 2008 durante un concierto. 
 
Figura 38. Izquierda. El pabellón del 2009 durante el Maratón. 





Respecto a los recorridos podemos apreciar dos grandes grupos. Por un lado aquellos pabellones 
que establecen recorridos muy claros en el interior y por otro lado los que no establecen 
recorridos y dan más libertad a la distribución interior. Mediante los diagramas podemos 
apreciar que pabellones pertencen a cada grupo. En aquellos sin itinerarios claros solo se señala 
el acceso a los mismo. 
Los pabellones sin recorridos definidos son: Libeskind (2001), Ito (2002), Siza y de Moura (2005), 
Gehry (2008), Nouvel (2010) y Herzog & de Meuron (2012). 
En el resto de pabellones los recorridos estan muy definidos por la forma del pabellón más que 
por la situación del mobiliario. En el de Niemeyer (2003) por ejemplo, podemos ver el recorrido 
a través de la rampa, al igual que en el de Eliasson.  
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En el de SANAA (2009) el recorrido esta guiado por el dosel del pabellón que nos a guiando por 
las distintas onas del pabellón. 
Los pabellones de Zumthor (2011) y Selgascano (2015) establecen recorridos de acceso al 
espacio central a través de pasillos estrechos conformados por la doble piel del edificio. 
El pabellón de BIG (2016) establece un único recorrido de gran importancia pues también marca 
el sentido, del parque hacia la galería. 
Por último, el pabellón de Kéré (2017) nos invita a recorrerlo junto a sus muros que se van 




3.4 La elección del arquitecto, una apuesta segura 
 
Los Serpentine Pavilions son para los arquitectos un programa donde poder innovar, 
experimentar y ensayar nuevas soluciones, materiales y formas. Sin embargo, la Serpentine 
Gallery no es muy dada a los experimentos en relación al arquitecto que escogen. En todos estos 
años no ha habido ninguna joven promesa entre los arquitectos invitados. Todos son veteranos, 
conocidos internacionalmente y en su mayoría de edad avanzada. La Serpentine Gallery quiere a 
este tipo de arquitectos para no comprometer la futura venta del pabellón. Cuanto más 
conocido sea el arquitecto, más fácil será la venta. 
Para garantizarse el éxito del pabellón, además de seleccionar a grandes arquitectos del ámbito 
internacional, cuando se realiza algún encargo en colaboración entre dos o más arquitectos, la 
galería los escoge de manera que ya hayan trabajado juntos con anterioridad y con resultados 
exitosos. 
La galería de entre una serie de arquitectos se decanta por aquel que en ese momento este 
teniendo más impacto mediático, aprovechándolo para tener aún más relevancia. Esto puede 
deberse a la terminación reciente de una obra muy importante en su trayectoria o a haber 
ganado el premio Pritzker pocos años antes, uno de los premios más mediáticos de la 
arquitectura. La mayoría de arquitectos que ha participado en la Serpentine Pavilion han ganado 
este premio. 
A continuación veremos algunos casos de los arquitectos seleccionados en relación a lo anterior: 
En el año 2001 fue elegido para realizar el pabellón Daniel Libeskind que poco antes ese mismo 
año había completado la construcción del Museo Judío de Berlín. Y en el 2001 también se 
completó la Mediateca de Sendai, una de las obras más importantes de Toyo Ito, que fue 
invitado a realizar el pabellón al año siguiente. Además, Ito ganó en el 2013 el Pritzker. 
Entre los años 2004 y 2005, Rem Koolhaas empezó varios proyectos de gran importancia como la 
Biblioteca Central de Seattle y la Casa de la Música de Oporto, además de asociarse con Prada 
para diseñar varias de sus tiendas. En el año 2006 fue cuando realizó el pabellón junto a 
Balmond, con el que ya había colaborado anteriormente. 
SANAA antes del diseño de su pabellón en el 2009 completó dos años antes un proyecto de gran 
importancia, el  New Museum de Nueva York. En el 2010 recibieron el Pritzker. 
Jean Nouvel y Peter Zumthor fueron de los arquitectos seleccionados que acaban de recibir el 
Pritzker cuando se les encargó el pabellón. Nouvel que lo diseño en el 2010, lo recibió en el 2008 
y Zumhtor invitado en el 2011, lo recibió en el año 2009; ambos con dos años de diferencia. 
Sou Fujimoto había completado la Casa NA cuando la Serpentine Gallery le invitó a que diseñara 
el pabellón. Desde la galería consideraron esta decisión como un riesgo que habían tomado, 
quizá por la corta edad de Fujimoto. Sin embargo, no les defraudó, por lo que debemos suponer 
que su pabellón se vendió igual de bien que el resto. 
Selgascano en el 2015 cuando diseñaron el pabellón acababan de completar la sede de la 
compañía Second Home en Londres, un espacio de co-working que recibió muy buenas críticas. 
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Cabe resaltar, como se decía en las fichas, que el pabellón fue comprado posteriormente por 
Second Home. 
El 2015 y el 2016 fueron dos años muy importantes para BIG. El inicio de varios proyectos de 
gran importancia, como VIA 57 West, Two World Trace Center, The Spiral y The Eleventh, les 
permitió que la Serpentine Gallery se fijara en ellos para el encargó del 2016. 
Otros arquitectos que construyeron el Serpentine Pavilion habiendo recibido ya el premio 
Pritzker fueron Oscar Niemeyer, en el año 1988, Frank Gehry, en el año 1989, Siza en 1992, 
Koolhaas en el 2000 y Herzog & de Meuron en el 2001. 
Estos datos parecen evidenciar que la Serpentine Gallery escoge a los arquitectos de manera 
muy cuidadosa, eligiéndolos a la mayoría en momentos importantes de su trayectoria, en su 
mejor momento, para asegurarse la venta del pabellón, que parece la motivación principal de la 
galería. Mucho se ha alejado la galería de sus inicios cuando hacia exposiciones de artistas 
emergentes. Ahora, no se apuesta por ningún arquitecto poco conocido al que otorgarle la 
oportunidad de darle el impulso definitivo a su carrera. 
 
3.5 La venta del pabellón, el negocio de la Serpentine Pavilion 
 
Ya se ha dicho anteriormente que la Serpentine Gallery declaraba que se recupera el 40% del 
coste con la venta del pabellón. Puesto que lo recupera la Serpentine, parece que debemos 
suponer que el ese dinero se lo queda la galería y no vuelve a los patrocinadores. Un artículo 
sobre la venta de los pabellones dice: “los coleccionistas ven sus compras como donaciones de 
caridad a la galería”1. Estas afirmaciones parecen confirmar que la Serpentine en realidad gana 
dinero con la venta del pabellón, puesto que no asume los costes, que corren a cuenta de los 
patrocinadores. 
El proceso de venta dirigido por la galería y por la inmobiliaria de Knight Frank es totalmente 
opaco. Muchos de los nombres de los compradores son desconocidos y algunos de los 
pabellones no se sabe qué suerte corrieron, es probable que se vendieran igual que el resto.  
En 2012 se dio a conocer el nombre de los compradores por primera vez: Usha and Lakshmi N. 
Mittal. El nombre de los compradores en este caso y en el del pabellón de Selgascano en el 2015, 
ya se conocía antes incluso de la construcción el pabellón. Estos dos casos son especiales por 
que ayudan a entender el funcionamiento de la Serpentine Gallery.  
En el caso del 2012, patrocinador y comprador son las mismas personas. Esto pone en cuestión 
las motivaciones de la Serpentine Gallery en la elección del arquitecto y en el diseño del 
pabellón. Aún más en el caso de este pabellón, pues Herzog y de Meuron ya habían construido 
en Reino Unido. Hasta qué punto se ha visto influenciada la galería por los patrocinadores para 
elegir a estos arquitectos no se puede saber. En mi opinión, parece que con tal de asegurar la 
venta del pabellón, acceden a escoger al arquitecto que el patrocinador y/o comprador desea. 





Esto también se puede apreciar en el pabellón de Selgascano, puesto que justo ese año 
acababan de terminar la sede de Second Home y antes de que se terminara el pabellón ya 
conocíamos que dicha empresa iba a comprarlo. ¿Es posible que Second Home convenciera a la 
galería para elegir a Selgascano a cambio de comprar posteriormente el pabellón? No lo 
podemos saber, precisamente por la opacidad del proceso, la misma opacidad que hace 
sospechar que pueda ser así. 
Durante los meses en los que el pabellón se encuentra en la Serpentine Gallery, éste se expone 
como el objeto del deseo para los ricos coleccionistas. Como una obra de arte más de la galería, 
los posibles compradores se acercan a observarla y estudiarla pare ver si les enamora lo 
suficiente como para realizar la inversión que supone comprarla. Los Serpentine Pavilions, en 
este sentido, tiene una gran similitud con la compra venta de arte. 
Como las obras de arte en las subastas, los pabellones se venden a manos privadas y 
desaparecen de la vida pública pudiendo ser disfrutados únicamente por su propietario. Algunos 
de los compradores anónimos declaran que pretenden abrirlos al público, pero con el paso de 
los años lo cierto es que solo unos pocos son visitables, como el de Smiljan Radic del 2014. 
Tenemos que tener en cuenta, que la inversión del comprador no solo supone el precio de venta 
del pabellón -que dicho sea de paso tampoco sabemos quién lo pone ni si se negocia entre las 
partes-, sino que además tiene que correr con los gastos del transporte y del remontaje. 
Una de las cosas que más me ha sorprendido realizando este trabajo es que los arquitectos 
parecen desentenderse totalmente de su obra cuando la exposición termina. En su mayoría, no 
participan en el proceso de transporte ni de reensamblaje de los pabellones. Cecil Balmond sí 
que ayudó en la reinstalación del pabellón de Ito en su ubicación final, sin embargo, el propio Ito 
no se implicó.2 
Algunos arquitectos se han mostrado críticos con estas prácticas de la galería o han mostrado su 
rechazo o disconformidad de alguna manera. 
Los más destacados son Herzog & de Meuron y Ai Weiwei. El diseño del pabellón pretendía no 
crear un objeto trasnportable, querían crear algo enraizado en el lugar, crear un paisaje para la 
galería con las trazas de los pabellones anteriores. Ponían así en cuestión el encargo de la 
Serpentine Gallery, además de comprometer la venta del pabellón. Sin embargo, el pabellón 
acabo vendiéndose, y los compradores acabaron superando las trabas que el diseño ponía para 
su transporte y reensamblaje. Se volvieron a excavar los 5 pies de profundidad donde se asienta 
el pabellón, y se volvió a poner el corcho, un material que soporta mal las inclemencias 
meteorológicas llegando la propietaria de que la humedad dañaba al pabellón. 
MVRDV también puso en cuestión el encargo de la Serpentine Gallery haciendo un pabellón que 
conceptualmente tenía muy poco que ver con lo que la galería pretendía. Su concepto de cubrir 
toda la galería con una montaña artificial no se llegó a construir por ser muy caro. Otro motivo 
                                                          





por el que no se construyó pudo ser la imposibilidad de que el pabellón pudiese llegar a 
venderse por su enorme tamaño y por la dificultad de desmotarse y remontarse. 
Kazuyo Sejima como hemos visto en el apartado 1.2.6 también cuestionó la definición del 
encargo de la Serpentine Gallery, ya que se pedía un pabellón efímero, pero era patente y 
conocido por los arquitectos que el hecho de que se vendan requería que los pabellones fueran 
desmontables en la medida de lo posible, y que tuvieran materiales y soluciones constructivas 
que garanticen su durabilidad. 
Los pabellones son desmantelados, pero luego son reconstruidos en un hogar permanente. Se 
podría decir que los pabellones únicamente son efímeros mientras están en Kensington 
Gardens, es efímera su ubicación, pero son expuestos como grandes obras de la arquitectura 
efímera cuando en realidad no parece que sea así. Existe una dualidad; por una parte los 
pabellones son diseñados y pensados para relacionarse con un entorno en el que apenas van a 
estar pocos meses y por otro lado, los arquitectos tienen que tener especial cuidado en que los 
pabellones puedan ser permanentes en una localización que aún desconocen. Por tanto los 







Después de realizar este trabajo podemos extraer algunas conclusiones respecto a la Serpentine 
Gallery y a sus pabellones efímeros de verano. Los Serpentine Pavilions verdaderos hitos dentro 
de la arquitectura contemporánea. Son pequeñas obras maestras de la arquitectura, son 
producto de la innovación y de la experimentación de materiales, diseños y soluciones. Esto no 
sería posible si no fuera por la libertad que la galería otorga a los arquitectos para diseñar al 
pabellón siempre y cuando este dentro de unos límites programáticos y formales que la galería 
impone, como el tamaño por ejemplo.  
Sin embargo, la Serpentine Gallery no experimenta a la hora de elegir a los arquitectos. La 
galería juega sobre seguro, escogiendo a los mejores arquitectos del momento, los más 
conocidos internacionalmente y además buscando un momento clave en sus trayectorias como 
hemos visto, para que el impacto mediático del pabellón sea lo más fuerte posible. 
La Serpentine Gallery, que empezó exponiendo a artistas emergentes, ya solo busca a los más 
importantes y conocidos. Esto es así porque para la galería la venta del pabellón supone una de 
sus principales motivaciones ya que es una fuente de ingresos, pues parece probado que no 
corre con los gastos pero se queda con las ganancias de la venta, y cuanto más conocido sea el 
arquitecto más fácilmente se venderá y también probablemente, por más dinero. 
El hecho de que prioricen la venta del pabellón sobre por ejemplo, sus propias reglas dentro del 
programa, provoca que sus decisiones se vean influenciadas por los patrocinadores, como ya 
hemos visto en el ejemplo del pabellón del 2012 de Herzog y de Meuron, caso en los que el 
nombre de los compradores ya se sabía entes de que se construyera el pabellón.  
La influencia de los patrocinadores, en concreto de Goldman Sachs ha llegado a tal punto que 
dentro del equipo administrativo se encuentra uno de los vicepresidentes del banco y además 
Yana Peel, nombrada en 2016 directora de la galería empezó su carrera allí. 
También es llamativo que a pesar de ser una entidad pública, los procesos internos que se llevan 
a cabo en la galería, como el proceso de selección de los arquitectos o el presupuesto de los 
pabellones parece llevarse a cabo confidencialmente de manera muy opaca.  
Otro aspecto que me gustaría recalcar en estas conclusiones es la validez de la propia definición 
de los Serpentine Pavilions como pabellones efímeros. La propia historia de los pabellones 
parece evidenciar que no son arquitecturas efímeras en el sentido de que se desmantelan al 
final de su vida, si no que en el fondo son estructuras permanentes itinerantes, algunas de las 
cuales se han llegado a alquilar a los propietarios como el pabellón de Libeskind. Podrían 
considerarse efímeras entendiendo que después de la exposición de verano, los pabellones 
desaparecen en su mayoría prácticamente sin dejar rastro. Esto no sería quizá tan importante 
sino fuera porque el propio diseño se plantea realmente como una estructura que debe 
perdurar en el tiempo. 
Podemos concluir por tanto que existe una doble cara en los Serpentine Pavilions. Una cara 
amable, pública, en la que los pabellones son las pequeñas obras maestras de los arquitectos 
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más influyentes de nuestro tiempo. Y otra cara oculta, que trata estos pabellones no como 
arquitectura, sino como objetos a almacenar por los coleccionistas adinerados. 
Una cara mediática, la del propio pabellón como hito de la experimentación y la innovación de la 
que todo el mundo habla y que se pública en todas las páginas web y revistas de arquitectura y 
otra cara en la se oculta el presupuesto, el proceso de selección y la posterior venta del pabellón 
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